David e I’ Angelo. 


Davide o David, personaggio del Vecchio Testamento, nativo di Betlemme, è stato 1l 
secondo re d’ Israele, dopo Saul, vissuto durante la prima metà del X secolo a.C. 
Oltre ad essere un valoroso guerriero, rappresentato spesso come uccisore del gigante 
Golia, era anche musicista e poeta, venendo indicato quale autore di molti dei Salmi 
della Bibbia. Particolare è la sua virtù taumaturgica legata all’arpa con cui suona e 
con cui viene spesso rappresentato: con il suono dell’arpa ed il suo canto melodioso 
riesce più volte ad inattivare la pazzia omicida di re Saul, che prima lo ama come un 
figlio, scegliendolo come erede al trono, e poi lo odia, ciclicamente, fino al desiderio 
folle di ucciderlo. Hanno rappresentato questo personaggio sacro e mitologico i più 
grandi artisti del Rinascimento, da Donatello in due sculture rispettivamente del 1409 
e del 1440, ad Andrea del Verrocchio nel 1475, fino al massimo scultoreo in marmo 
del Michelangelo Buonarroti, datato 1501-1504. [Figura 1] 


E° il capolavoro assoluto dell’arte rinascimentale, per forza, maestosità e proporzioni 
auree, basti solo pensare che una copia del David di Michelangelo è diventata una 
‘star' all'Expo di Dubai, anche se con le nudità nascoste. La scelta di mostrare 
l'iconica riproduzione in grandezza naturale del capolavoro in modo tale da non 
mostrare le parti intime della statua ha suscitato numerose polemiche (una censura di 
un Super-io che rimuove l’Eros maschile). "L'Italia oscura il David di Michelangelo a 
Dubai in ossequio alla tradizione islamica: un'umiliazione inaudita, inaccettabile, 
intollerabile" ha dichiarato all'Adnkronos Vittorio Sgarbi. Ancora una volta, mi trovo 
d’accordo con il vulcanico critico. 


Tornando al modello del David, citeremo ben tre opere di un altro Michelangelo, 
meno canonico e longevo del Buonarroti ma altrettanto conosciuto: il milanese 
Merisi, che dipinse ben tre versioni del re d’Israele, la prima datata 1598 [Figura 2], 
che si discosta dai precedenti modelli manieristi, per rappresentare un eroe quasi 
bambino alle prese coi capelli di Golia, intento a costruirsi il suo trofeo con la testa 
mozzata del gigante da lui abbattuto. 

AI 1605-1606 risale una seconda versione di “Davide e Golia” [Figura 3]: 

Davide emerge dal buio subito dopo aver reciso la testa di Golia, che protende in 
avanti come macabro trofeo, mentre il suo sguardo assorto è rivolto su un punto 
imprecisato. E” probabile che lo sguardo lontano dalla testa della vittima evochi lo 
stato d’animo di Caravaggio conseguente all’omicidio da lui commesso di Ranuccio 
Tomassoni, delitto avvenuto proprio nel 1606, quando Merisi scappa da Roma e si 
rifugia a Napoli, dove il quadro fu dipinto. 


Nella terza versione di Davide con la testa di Golia dipinta nel 1609 [Figura 4], 

da dietro uno scuro tendaggio emerge per tre quarti Davide, ancora con la spada in 
mano, fieramente intento ad osservare la testa di Golia che espone, ancora 
sanguinante, dopo la decapitazione. La testa, in cui è stato riconosciuto l’autoritratto 
di Caravaggio, è ancora vividamente espressiva nonostante sia già stata tagliata. 
Caravaggio dipinse anche questa terza versione a Napoli, quando era ancora 
convalescente dopo un’aggressione subita, fuori della taverna del Cerriglio, nei pressi 
di Via Medina, l’antica via e quartiere angioino-aragonese, descritto anche nella 
novella del Decameron di Boccaccio, Andreuccio da Perugia. 

Il professore Vincenzo Pacelli, anni orsono, in una pubblicazione monumentale, 
evidenziò il particolare dell’autoritratto iperrealistico di Caravaggio come Golia, 
[Figura 5] nel quale il pittore, temendo inconsciamente di finire decapitato per la 
condanna a morte che pendeva sulla sua testa nello Stato pontificio, volle 
rappresentare la ferita del coltello che gli aveva reciso un nervo della palpebra 
sinistra, forse presagendo la sua triste e misteriosa fine che lo attendeva di lì a 3 anni 
sul litorale laziale di Porto Ercole. 

All’acume del professor Pacelli è dovuta l’attribuzione all’ultima tela che Merisi 
dipinse nella sua vita, e la dipinse a Napoli: il Martirio di Sant'Orsola, una delle tre 
tele di Caravaggio che ancora si possono vedere a Napoli. Il Martirio di sant’Orsola 
come questa seconda versione di Davide e Golia furono inviate al cardinale Scipione 
Borghese, nipote del papa Paolo V, grande collezionista d’arte e mecenate di 
Caravaggio, come segno di pentimento e richiesta di grazia: a riprova dell'estremo 
atto di contrizione formulato dall'artista, sulla lama che il giovane stringe in pugno si 
leggono le lettere "H-AS OS", sigla che riassume il motto agostiniano "Humilitas 
Occidit Superbiam" (l'umiltà uccise la superbia). [Figura 6] 


Tutte e tre le versioni di Davide e Golia hanno in comune il modello del David, 
identificato dagli storici nel garzone di bottega Francesco “Cecco” Boneri, lo stesso 
modello che Caravaggio rappresenta nel celebre “Amor Vittorioso” (Amor Vincit 
Omnia). [Figura 7] 

Questo quadro dipinto nel 1603, il cui titolo è derivato dalla locuzione latina Omnia 
vincit amor, L'amore trionfa su ogni cosa, fu eseguito su commissione del marchese 
Vincenzo Giustiniani che lo pagò 300 scudi, una cifra esorbitante per l’epoca! 

Il quadro, da un punto di vista iconologico, rappresenta la vittoria dell'amore sulle 
arti, qui riconoscibili nello spartito musicale, nei libri e negli strumenti, una viola e un 
liuto, gettati ai piedi del fanciullo alato, che con il suo sorriso innocente e malizioso 
nello stesso tempo, ci guarda benevolo e seducente, ricordandoci, anche a distanza di 
quasi 420 anni che chiunque, poeta o musicista o uomo d’arme che sia, è destinato a 
cadere ai suoi piedi.. La vittoria dell’ Eros sul Logos, dunque. Eros come ci ricorda la 
bellissima Dyotima del Simposio, non è un Dio, ma un demone, figlio della Povertà e 
dell’Espediente. E” lei, l’etéra avvezza ad allietare con il canto e la danza i banchetti 


di soli uomini, che svela i segreti dell’amore ad un giovane Socrate, desideroso di 
raggiungere la virtù attraverso il bello ed il buono. Lo stesso demone alato, Eros o 
Cupido, diviene il putto alato dei cori angelici dell’iconografia cristiana dal tardo 
gotico di Jean Fouquet fino agli angioletti cicciottelli di Peter Paul Rubens. 

Jean Fouquet, pittore di corte francese ma di formazione fiamminga, dipinse una 
Madonna del latte in trono con il Bambino [Figura $], prima facente parte del 
cosiddetto Dittico di Melun, nel 1450-1455. In questa bellissima rappresentazione del 
Sacro materno in simbiosi attraverso l’eburneo seno scoperto della Madonna che non 
attrae il desiderio del bambino, sono fondamentali le figure dei Serafini e dei 
Cherubini sullo sfondo: il rosso è riservato ai serafini, che ardono di amore verso Dio, 
essendo il rosso il fuoco dell’amore spiritualizzato o spirito santo, il rosso rappresenta 
la terza virtù teologale: la Carità, mentre il blu è il colore dei cherubini, simboli 
dell’intelligenza divina, essendo il Blu il colore dell’allegoria della Fede, la prima 
Virtù teologale. [Figura 9] 


La Madonna del Latte è il ritratto di Agnès Sorel, la favorita del re di Francia Carlo 
VII. [Figura 10] 


Agnès Sorel, figlia di Jean Sorel signore del Condun, aveva fama di essere una donna 
bellissima, squisitamente elegante e molto intelligente, come riportato dalle stesse 
cronache dell’epoca: “le sue vesti e i suoi gioielli erano di rara bellezza [...] 
possedeva pellicce di martora, sete d'Oriente, vesti di drappo d’oro, le code delle sue 
vesti erano le più lunghe del regno. Non contenta di brillare con il suo abbigliamento, 
teneva a mostrare ciò che aveva di più bello e perciò scopriva abbondantemente 
spalle e petto.” 


L’amore tra il re e la dama fu breve: Agnès morì infatti 111 febbraio 1450 in seguito 
ad un aborto. Ecco che, dunque, il dittico commissionato dal tesoriere del re, Etienne 
Chevalier, potrebbe essere giustamente identificabile come un omaggio alla signora 
“dal bel seno”, come veniva definita all’epoca. 


Figura 1 


Leonardo da Vinci, studio del David di Michelangelo (dettaglio), Royal Library, 
Windsor 





Figura 2 


Michelangelo Merisi da Caravaggio, Davide con la testa di Golia. (1598) 


Museo Nacional del Prado, Madrid. 





Figura 3 
Michelangelo Merisi da Caravaggio, Davide con la testa di Golia II (1607). 


Kunsthistorisches Museum di Vienna. 





Figura 4 
Michelangelo Merisi da Caravaggio, Davide con la testa di Golia. (1609-1610) 
Galleria Borghese di Roma. 





Figura 5. Particolare della testa decapitata di Golia, come autoritratto con ferita. 





Figura 6 
Particolare dell’incisione “H-AS OS” sulla spada di Davide 


HumilitAS Occidit Superbiam (l'umiltà uccise la superbia) 





Figura 7. Michelangelo Merisi da Caravaggio, Amor Omnia Vincit. (1603) 





Figura $. Jean Fouquet, La Madonna del latte in trono col Bambino. (1452-1458) 
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Figura 9. 
Jean Fouquet, Dittico di melun, 1452-60 ca. (Berlino-Anversa) 


Madonna col bambino tra cherubini e serafini, particolare. 





Figura 10. 
Dittico di Melun, Ritratto di Agnès Sorel come la Madonna del latte con bambino 





